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Signal (opposite page & cover)
Jacquard tapestry, wool, cotton, viscose, metallic & synthetic threads, 2017 
198 x 173 cm / 78 x 68 inches

Let Them Paint (pages 4 & 7)
Jacquard tapestry, wool, viscose, metallic & synthetic threads, 2018
245.5 x 170 cm / 97 x 67 inches
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Im Jahr 2007 spannt Annette Cords in ihrem New Yorker Atelier die bemalten 
Leinwände von den Keilrahmen. Sie arrangiert die leeren Rahmen zu einem an der 
weißen Wand lehnenden Gerüst, das als flächige Struktur aus sich überschneiden-
den Waagerechten und Senkrechten erscheint. Das entstandene Konstrukt hält die 
Künstlerin fotografisch fest (S.9). Mit der programmatischen Handlung beendet 
Cords einen Abschnitt ihrer bisherigen künstlerischen Arbeit, um in einem anderen 
Medium zu experimentieren. Bis zu diesem Zeitpunkt markieren die erfolgreichen 
Abschlüsse am Principia College in Illinois 1987 und an der University of Pennsyl-
vania in Philadelphia 1993 Etappen des Malerei-Studiums von Cords. Um 2000 
begann sie ihre Bilder und Zeichnungen in Einzel- und Gruppenausstellungen der 
Öffentlichkeit in den USA und Deutschland zu präsentieren. Verbunden mit kontinu-
ierlichen Ausstellungsaktivitäten ist das gesamte Schaffen der Künstlerin begleitet 
von zahlreichen Stipendien und Auszeichnungen durch amerikanische Institutionen     
und Stiftungen.

Die Entscheidung, den künstlerischen Schwerpunkt zu verlagern, fällt in das Jahr der 
zwölften documenta in Kassel 2007, an der zahlreiche Künstlerinnen mit traditionell 
dem Weiblichen zugeordneten Arbeitsfeldern beteiligt waren: Ivonne Rainer und 
Trisha Brown vertraten Tanz und Performance, Zoe Leonhard, Kiki Smith und Cosima 
von Bonin benutzten Textilien und Werkzeuge der textilen Materialbehandlung für 
innovative Ästhetik und provokante Aussagen, Video-, Fotografie- und Collage-
techniken wurden von Martha Rosler, Louise Lawler und Hito Steyerl eingesetzt, um 
sanktionierte Geschichtsmuster aufzubrechen und Kunst in aktuellen sozialen Kon-
texten zu zeigen. Die Spanne des Konzepts der documenta 12 erweiterte den Blick 
auf außereuropäische Kunst mit den Traditionen des Ornamentalen und Zeichen-

FRAGMENT UND FADEN
Claus Mewes

„�Die Denkweise meines Vaters hat mich sehr beeinflusst. Physiker versuchen 
Neues über Elementarteilchen zu entdecken. Ich denke die Kunst lässt uns, 
wie die Physik, Fragen über die Welt stellen.” —Annette Cords



6

haften. Als besondere Materialien fungierten sowohl Stoffe, Haare und Textilien als 
auch Objekte aus industriell gefertigten Serienprodukten (Charlotte Posenenske);  
im „naiven” Erzählstil von Inuit-Zeichnungen formulierte sich Konsumkritik (Annie 
Pootoogook). Anstelle von etablierter High-Class-Galerienkunst wurden Werke vor-
gestellt, die sich auseinandersetzen mit kommunikationsästhetischen Strukturen und 
deren Geschichte. Den Nukleus dieses kuratorischen Ansatzes bildete die Sammlung 
von altorientalischen Teppichen im ehemaligen Schloss Wilhelmshöhe, ergänzt durch 
umfangreiche Alben von Zeichnungen und Entwürfen aus arabischen, indischen und 
ostasiatischen Hochkulturen. 

Im Motto der documenta 12 Die Moderne ist unsere Antike wurde die Behauptung 
einer ungebrochenen Kontinuität der Kunst des 20. Jahrhunderts neu befragt durch 
Rückschauen aus unerwarteten Perspektiven; so zeigte die Installation der Künst-
lerin Tanaka Atsubo – die sich als Mitglied der Gruppe Gutai schon 1956 auf alte 
japanische Mode-Traditionen mit üppig gemustertem Stoffeinsatz berief – einen 
verfremdeten Frauen-Kimono als Körperbehang aus Leuchtröhren und Kabelgewirr. 
Dazu wurden Positionen mehrerer Künstlerinnen wiederentdeckt und deren Ver-
hältnis zu Material- und Reproduktionsästhetik ins öffentliche Bewusstsein gerückt 
– wie zum Beispiel die Arbeit der am legendären Bauhaus ausgebildeten Grete 
Stern. Ihre experimentellen Collagen und Fotografien von Architekturen und Stillle-
ben mit Textilien, bestickten Stoffen, Haarteilen, ornamentalen Arrangements und 
entsprechenden Oberflächendifferenzierungen verweisen einerseits auf den medial 
übergreifenden Diskurs zwischen den „angewandten“ und „freien“ Künsten an der 
Dessauer Hochschule sowie andererseits auf die geschlechtsspezifischen Hierarchien 
der Unterrichtsfächer und -techniken. Die von den Frauen am Bauhaus dominierten 
– doch unterbewerteten – Keramik-, Design- und Webtechniken hatten sich zwischen 
Handwerk und industriell verwertbarer Produktion besonders vielfältig und innovativ 
entwickelt. Dieses Potential wurde aufgrund der Schließung des Bauhauses 1933 
blockiert, in den folgenden Kriegswirren verstreut und in Einzelfällen im Exil weiter-
geführt, u. a. durch Anni Albers, die neben ihrem Kollegen und Ehemann Josef am 
Bauhaus wirkte und die Weberei geleitet hatte. In der neuen Umgebung am Black 
Mountain College in North Carolina entdeckte Anni Albers seit 1935 die Webkunst 
der indigenen nord-, mittel- wie südamerikanischen Kulturen und legte eine für die 
US-amerikanische Moderne bedeutende Schausammlung von Stoffen, Decken, Klei-
dern und Teppichen an.  

Als Annette Cords von der Malerei zur Weberei wechselt, hatte sich die Wiederent-
deckung textiler Arbeitsformen in der internationalen Kunst auf breiter Linie durch-
gesetzt. Viele Künstlerinnen fanden seit den späten 1960er Jahren im starren Raster 
der männlich dominierten Kunst- und Heldengeschichte weibliche Gegenfiguren 
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wie Ariadne, Deïaneira, Penelope oder die drei Parzen, deren schicksalsbestim-
mende Mythen auf Fäden, Gespinnsten, Flechtwerken und verwebten Geschichten 
basieren. Arbeiten von Louise Bourgeois bis Rosemarie Trockel, von Eva Hesse und 
Margret Eicher bis Chiharu Shiota markieren das Spektrum zeitgenössischer textiler 
Kunst, deren Stellenwert mittlerweile unbestritten ist. In diesem weitgefächerten und 
diskursiven Feld legt Annette Cords ihre Webwerke zwischen Figuration und Ab- 
straktion, geometrischen Mustern und Schriftzeichen, hart geschnittener Collage und 
weich verlaufender Überblendung an. Als Rohmaterial nutzt Cords eigene auf Stadt- 
erkundungen fotografisch festgehaltene Teile von Plakatabrissen und Aufklebern, 
von Wandparolen und Übersprühungen, die anonyme Äußerungen „von unten“ und 
karikierende Kommentare wiedergeben; außerdem kopiert und verarbeitet sie Bild- 
und Wortzitate aus Comics, Zeitschriften und dem Internet. Dieser Fundus wird von 
der Künstlerin digitalisiert, am Bildschirm montiert, farblich pointiert und als Collage 
gestaltet. Die gespeicherte Komposition ist Grundlage für die Übertragung in ein 
digitales Webprogramm, das verschiedenste Materialien wie Schafs- und Baum-
wolle, wie Metallic- und Synthetikgarn kombinatorisch steuern kann zur vollautomati-
schen Produktion von Bildteppichen durch spezialisierte Webereien, die im holländi-
schen Tilburg und im kanadischen Montreal Aufträge von Annette Cords realisieren.

Im Arbeitsprozess des selektiven fotografischen Sammelns, Ausschneidens, Kombi-
nierens und digitalen „Übermalens“ treffen bei Cords zeitlich weit auseinanderlie-
gende Bilderfassungsverfahren aufeinander ebenso wie verschiedene historisch ent-
wickelte Werkzeuge zur Bildproduktion. Dabei spielt die Referenz auf die Einführung 
des Lochstreifenprinzips durch Joseph-Marie Jacquard eine entscheidende Rolle für 
das ästhetische Konzept der Künstlerin. Der französische Weber und Erfinder hatte 
um 1800 mit den beliebig in einen Lochstreifen einsetz- und auswechselbaren Loch-
karten ein Speicherinstrument geschaffen für endlos wiederholbare und variierbare 
Produktion von gewebten komplizierten Mustern und Bildern. Die Revolutionierung 
des jahrhundertealten, handbetriebenen und halb-mechanischen Webstuhls und 
der europaweite Einsatz der Jacquard-Technik hatten zu erheblicher Mengen- und 
Qualitätssteigerung wie zur Verschiebung der Märkte geführt und im Berufsstand 
der Weber schwere soziale Einbrüche ausgelöst. Ein Prozess, der sich heute weltweit 
angesichts der Digitalisierung aller Lebensbereiche wiederholt und in der Lochstrei-
fen-Steuerung Jacquards seinen wesentlichen Ursprung hat. 

Die in Jacquard-Technik gewebten Tapisserien von Annette Cords vermitteln in grau-
grundigen Bildcollagen eine Fragmentierung der Zusammenhänge urbanen Lebens 
und sozialer Kultur. In den banalen, wie mit einem Raster vergangener Medienästhe-
tik überzogenen Alltagsszenen blinken – farbig, stofflich wie rhythmisch herausgeho-
ben und einfach umrissen – letzte Hoffnungssignale und Kommunikationsangebote: 
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„99 Cent“, „Love“, „Me and You“, „Let them paint“, „Big Revival“. So lächelt der 
Smiley dem Betrachter gleich mehrfach entgegen und wirbt mit „Love“ (S.18), das 
im Quadrat eingeschriebene “X“ als warnendes Zeichen an New Yorker Bauruinen 
hebt sich orangefarben ab von einer fleckigen Wandfläche (S.14), unverständliche 
Grafitti-Kürzel über grau verwischten Ansichten mit Landschaftresten und Straßen-
verkehr zeugen von endzeitlicher, fast melancholischer Umbruchstimmung (Let 
Them Paint, S.7). Jüngste Arbeiten von Cords spitzen die konfrontative Ästhetik der 
Materialien, der Motive und Aussagen zu: Auf einem dokumentensicher bedruck-
ten Papierträger erscheinen im holzschnittartigen Schwarzweiß helle Zeichen und 
Worthülsen, deren Buchstaben in Versalien die Alliteration „Post Planet Peace“ wie-
dergeben. Dem großformatigen Blatt ist ein von Cords handgewebtes Tuch in Gelb-
weiß mit klassischem mexikanischen Muster aufgepinnt, wobei einige Fäden wie 
tropfende Farbe herunterhängen. Das in dieser aktuellen Arbeit Blooming Leaf of 
Mexico (yellow) (S.23) harte Aufeinandertreffen zweier Kulturmilieus kann als Anspie-
lung auf derzeitig kompromisslose Realpolitik an der Grenze zwischen den USA 
und Mexiko verstanden werden. Doch ist die Collage weit darüber hinaus sowohl in 
einem biografischen Kontext als auch in der künstlerischen Positionierung innerhalb 
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der Jahrzehnte andauernden Diskurse um die fragwürdigen Folgen des modernen 
Städtebaus für Urbanität und kulturelle Vielfalt lesbar. Die von Cords in New York 
gesammelten, sprachlichen und bildlichen Fragmente kommunikativer Äußerungen 
verweisen auf Nahtstellen zwischen Angebot und Ratschlag (Disappear Here, S.21), 
Perspektivlosigkeit und Aggression, Gewinn und Verlust. Seit den 1960er Jahren 
sehen Architekt*innen, Soziolog*innen und Stadtplaner*innen – wie Robert Venturi, 
Denise Scott Brown, Jane Jacobs und Richard Sennett, wie Margarete und Alexan-
der Mitscherlich – die Entwicklung von Metropolen, deren Zentren, Quartieren und 
Wohngürteln kritisch und plädieren für die Umlenkung der zementierten Verfesti-
gungen durch Diversität, subkulturelle Freiräume, ethnische Vielfalt, Durchlässigkeit, 
Widerstand und Prozesshaftigkeit. Bezogen auf die von Cords visualisierte Verknüp-
fung von soziokulturellen Zeichen und Netzen städtischen Lebens scheint es weniger 
zufällig zu sein als eher ein Ergebnis verschiedener Emanzipationsimpulse, dass im 
Jahr 2007 gleichzeitig mit dem Wechsel der Künstlerin hin zur Jacquard-Technik die 
ersten Stadtspaziergänge in Toronto zu Ehren der einflussreichen Architekturkritikerin 
Jane Jacobs (1916–2006) begannen, um urbane Strukturen horizontal und vertikal  
zu „verweben“. 

Blooming Leaf of Mexico (red) (opposite page)
Hand-woven wool & cotton, on archival inkjet printed background, 2018  
Weaving: 49 x 45 cm / 19.5 x 17.5 inches
Background: 106.5 x 106.5 cm / 42 x 42 inches

James Madison (orange) (page 12)
Hand-woven wool & cotton, on archival inkjet printed background, 2017
Weaving: 66 x 46 cm / 26 x 18 inches
Background: 119.5 x 106.5 cm / 47 x 42 inches

Claus Mewes, Studium der Kunstgeschichte, Archäologie und Pädagogik in Hamburg, zwischen 1993 und 
2013 Leiter des Kunsthauses in Hamburg, z.Zt. Dozent an der Brand Academy, Hochschule für Design 
und Kommunikation, Hamburg. Seit 2010 Professur an der Beijing Normal University, Dept. DFI, Zhuhai, 
und seit 2019 zusätzlich an der Guangzhou Academy of Fine Arts. Seit 2014 Erarbeitung des Werkver-
zeichnisses für den Künstler Florian Köhler (1935 – 2013). Mitarbeit an der ersten chinesischen Field Art 
Biennale, Guang’An 2018/19. Zahlreiche Projekte und Veröffentlichungen zur deutschen und chinesischen 
zeitgenössischen Kunst; Schwerpunkte: Kunst im Exil, Kunst im öffentlichen Raum und aktuelle Kunst                 
in Hamburg.
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Big Revival (this & previous page)
Jacquard tapestry, wool, cotton, metallic & synthetic threads, 2019 
167 x 173 cm / 66 x 68 inches
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In 2007, Annette Cords took her painted canvasses from the stretchers in her New 
York studio, formed a framework from the empty frames, and leaned it against the 
white wall so that it became a two-dimensional structure of overlapping horizontal 
and vertical lines. She then recorded the structure in a photograph (p.9). This act 
marked the end of a chapter of Cords’ artistic work, and the beginning of experi-
mentation in a different medium. Until then, graduating from Principia College in 
Illinois in 1987 and from the University of Pennsylvania in Philadelphia in 1993 were 
important milestones in her studies of painting. Around 2000, she began present-
ing her paintings and drawings to the public in single and group exhibitions in the 
United States and Germany. The artist’s continuous exhibitions, and indeed all of 	
her creative work, have received numerous grants and awards from US-institutions 
and foundations.

Her decision to move her artistic focus coincided with the year of Documenta 
12 in Kassel (Germany) in 2007, where numerous female artists with traditionally 
female-oriented work spheres exhibited: Ivonne Rainer and Trisha Brown repre-
sented dance and performance. Zoe Leonhard, Kiki Smith, and Cosima von Bonin 
used textiles and tools of fabric treatment for innovative aesthetics and provoking 
statements. Martha Rosler, Louise Lawler, and Hito Steyerl used video, photogra-
phy, and collage techniques to break up sanctioned patterns of story-telling and 
to link art to current social contexts. The breadth of the concept of Documenta 
12 broadened the view to include non-European art traditions of ornaments and 
symbols. Fabrics, hair, and textiles were used as materials, as were objects from 
industrial mass production (Charlotte Posenenske), and the “naive” narrative style of 
Inuit drawings threw a critical eye on consumerism (Annie Pootoogook). Instead of 

FRAGMENT AND THREAD
Claus Mewes

“�My father’s way of thinking influenced me a lot. Physicists try to discover 
something new about particles. I think, like physics, art lets us ask questions 
about the world. ” —Annette Cords
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established high-class gallery art, Documenta 12 presented works that dealt with the 
structures and the history of communication aesthetics. The core of this curatorial 
approach was the collection of ancient oriental rugs in the former Wilhelmshoehe 
Castle, supplemented with extensive albums of drawings and sketches from Arabic, 
Indian, and East Asian high cultures. 

The motto of Documenta 12, Is Modernity our Antiquity?, questioned the claim of 
an unbroken continuity of 20th century art in new ways by looking back from unex-
pected vantage points. The installation of Tanaka Atsubo—who invoked ancient 
Japanese fashion traditions with richly patterned fabrics back in 1956 as a member 
of the Gutai group—showed a modified women’s kimono as a garment made of 
tube lights and tangled wires. The views of several female artists were rediscovered, 
and the public was made aware of their relationship with the aesthetics of materials 
and reproduction, such as the work of Grete Stern who studied at the legendary 
Bauhaus. Her experimental collages and photos of architectures and still-lifes with 
textiles, embroidered fabrics, hair pieces, ornamental arrangements, and related sur-
face textures refer to the cross-medial discourse of “applied” vs. “free” art we saw 
at the Dessau Institute on the one hand, and the gender-specific hierarchies of the 
subjects and techniques taught on the other hand. Ceramics, interior design, and 
weaving dominated by women at the Bauhaus but otherwise undervalued had taken 
a particularly rich and innovative place between artisan work and industrially usable 
production. The potential of this movement ended with the closing of Bauhaus in 
1933, and was then partially lost during the war, although it continued in exile in a 
few cases, such as by Anni Albers who, together with her colleague and husband 
Josef had worked at Bauhaus. She had been the head of the weaving workshop. 
Following the arrival in her new environment at Black Mountain College in North 
Carolina in 1935, Anni Albers discovered the weavings of indigenous North, Central, 
and South American cultures and created a public collection of fabrics, blankets, 
garments, and rugs that became highly significant for American Modernism. 

When Annette Cords moved from painting to weaving, the rediscovery of textile 
works had become accepted in international art. Since the late 1960’s many female 
artists, wishing to overcome the rigid pattern of male-dominated art and heroism, 
had found heroines like Ariadne, Deïaneira, Penelope, or the three Parcae, whose 
fate-determining myths were based on threads, spun yarn, wickerwork, and woven 
stories. Works created by the likes of Louise Bourgeois and Rosemarie Trockel, from 
Eva Hesse and Margret Eicher to Chiharu Shiota marked the spectrum of contem-
porary textile art whose importance is beyond dispute. In this varied and discursive 
field, Annette Cords positions her woven works between the figurative and the 
abstract, geometric patterns and graphic characters, hard-cut collages and soft   
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segues. Her raw materials are photographs of pieces of billboards and stickers, graf-
fiti and slogans that represent anonymous statements “from below” and caricaturing 
comments. She also copies and borrows images and words from comics, maga-
zines, and the Internet. The artist then digitalizes this collection on screen where she 
assembles it, colorizes it and turns it into collages. These compositions become the 
foundation of what is transferred to a digital weaving program that combines and 
directs different materials such as sheep’s wool and cotton, metallic and synthetic 
yarn, resulting in a fully automated production of tapestries through specialized 
weaving workshops and laboratories in Tilburg (Netherlands) and Montreal (Canada) 
who make works for Annette Cords.

Cords’ work process of selective photographic collecting, cutting, combining, and 
digital “whitewashing” combines old and new picture-making-methods as well as 
historically different tools of creating images. In doing so, her reference to the intro-
duction of the punch card system by Joseph-Marie Jacquard has a decisive influ-
ence in the artist’s aesthetic concept. Around 1800, the French weaver and inventor 
had created a filing system based on changeable punch tape that allowed him to 
use different punch cards to create complicated patterns and images that could be 
repeated and varied endlessly. The revolutionizing of the centuries-old, hand-oper-
ated and semi-mechanical loom and the Europe-wide use of the Jacquard technique 
had led to a significant increase in output and quality as well as a shift in markets, 
resulting in great economic hardship for weavers. We see the same process today 
due to the digitization of all areas of life; it has its significant origin in the punch strip 
control invented by Jacquard. 

Annette Cords’ tapestries, woven in the Jacquard technique present the fragmented 
connections of urban life through desaturated collages. In the banal everyday scenes 
rendered in a raster graphics of bygone media aesthetics, we see last flickers of 
hope and offerings of communication, highlighted by color, texture, and rhythm: 
“99 Cent,” “Love,” “Me and You,” “Let them paint,” “Big Revival.” We encounter 
the smiley face several times; it advertises “Love” (p.18). The orange “X” entered 
into the square as a warning on New York emptied buildings becomes highly visible 
on a dirty wall (p.14), indecipherable graffiti tags over gray, blurred views of leftover 
landscapes and street traffic hark back to eschatological, almost melancholic turmoil 
(Let them Paint, p.7). The latest works by Cords escalate the aesthetic confronta-
tion of materials, motives, and statements: On an archival ink jet print we see light 
characters and non-words appear in what looks like a black and white woodcut, 
spelling out in caps the alliteration “Post Planet Peace.” The large sheet has pinned 
to it a hand-woven piece of cloth in a yellow-white classic Mexican pattern with a 
few threads hanging off like dripping paint. In the current work, Blooming Leaf of 
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Mexico (yellow) (p.23), two cultural milieus clash and can be seen as an allusion to 
today’s uncompromising realpolitk at the US-Mexico border. And yet, this collage 
can also be viewed in a much grander scale, both in its biographical context and the 
artistic positioning within the centuries-old discourse about the questionable results 
of modern city planning for urbanity and cultural richness. The word and image 
fragments Cords collected in New York point to interfaces between offer and advice 
(Disappear Here, p.21), a lack of perspective and aggression, loss and gain. Since 
the 1960’s, architects, sociologists and urban planners—like Robert Venturi, Denise 
Scott Brown, Jane Jacobs, and Richard Sennett, as well as Margarete and Alexander 
Mitscherlic—have viewed the development of megacities, their centers, quarters, 
and suburban areas with a critical eye and pleaded for a reversal of the cemented 
rigidity through diversity, subcultural spaces, ethnic diversity, porosity, resistance, 
and processes. In relation to the socio-cultural images and the networks of urban life 
visualized by Cords, it seems less accidental and more the result of different emanci-
pation impulses that the artist’s 2007 shift to the Jacquard technique coincided with 
the first organized walks through Toronto in honor of the influential architecture critic 
Jane Jacobs (1916–2006), aimed at “interweaving” urban structures horizontally 		
and vertically. 

99 Cent Love
Jacquard tapestry, wool, cotton, viscose & synthetic threads, 2018 
250.5 x 170 cm / 99 x 67 inches

Claus Mewes studied art history, archeology, and educational theory in Hamburg. Between 1993 and 
2013 he was the director of the Kunsthaus in Hamburg. He is currently teaching at Brand Academy, the 
University of Applied Sciences, Hamburg. He has been a professor at Beijing Normal University, Dept. 
DFI, Shuhai since 2010 and began also teaching at Guangzhou Academy of Fine Arts in 2019. In 2014 
he started working on a catalogue of the works of Florian Köhler (1935-2013). He participated in the first 
Chinese Field Art Biennale, Guang’An 2018/19. He is the originator and author of numerous projects and 
publications about German and Chinese contemporary art; special focus on art in exile, art in the public 
realm, and contemporary art in Hamburg.
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Disappear Here (opposite & following page)
Hand-woven Jacquard tapestry, wool, cotton & metallic thread, 2019
141 x 105 cm / 55.5 x 41 inches 

Blooming Leaf of Mexico (yellow) (page 23)
Hand-woven wool & cotton, on archival inkjet printed background, 2019
Weaving: 58 x 51 cm / 23 x 20 inches
Background: 119.5 x 106.5 cm / 47 x 42 inches
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InBetween 1
Hand-woven Jacquard tapestry, wool, cotton, metallic thread & paper, 2019 
113 x 102 cm / 44.5 x 40 inches 

Your Eye is My Mirror (pages 26 & 27)
Jacquard tapestry, wool, linen, viscose & synthetic threads, 2017 
249 x 170 cm / 98 x 67 inches
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James Madison (blue & red) (opposite page)
Hand-woven wool & cotton, on archival inkjet printed background, 2018
Weaving: 51 x 46 cm / 20 x 18 inches
Background: 106.5 x 106.5 cm / 42 x 42 inches

Seed (page 30)
Hand-woven Jacquard tapestry, wool & cotton, 2017
129.5 x 105.5 cm / 51 x 41.5 inches 

InBetween 2 (page 31)
Hand-woven Jacquard tapestry, wool & cotton, 2019   
98 x 103 cm / 38.5 x 40.5 inches



29



30



31



More information:
	 annettecords.net	
	 kang-contemporary.com

Text: Claus Mewes
Translation: Susanne van Eyl
Photography: Ken Cushman
Printing: Rolling Press

Copyright: the author & the artist

KANG CONTEMPORARY
Mendelsohnplatz
Lindenstraße 90
10969 Berlin
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